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Estética de lo Lúgubre es un proyecto (investigativo-creativo) elaborado por medio 
de la exploración y el análisis de la idea de lo lóbrego, especialmente dentro de 
nadaísmo, interesándose por temas como la soledad, lo siniestro y lo enigmático. 
Estudia diversos autores nadaístas como Amílcar Osorio, Gonzalo Arango Arias, 
Jaime Jaramillo Escobar, Álvaro Barrios, entre otros. Realiza analogías y 
contrastes sobre lo fúnebre desde múltiples acepciones, de forma que pueda 
acentuarse una comprensión más amplia sobre el tema.  
 
Asimismo se hace una observación inicial sobre lo lúgubre en algunas obras de 
arte contemporáneo, se tienen en cuenta aspectos religiosos, biológicos, psíquicos 
y estéticos que de una u otra forma transfiguran aquello que se asimila como 
umbrío, trágico y oscuro. 
 
El proyecto nace igualmente de una afinidad personal con lo lúgubre, ha sido un 
tema constante en los trabajos universitarios del autor del proyecto, así como en 
su vida privada. Surgió tras una serie de eventos calamitosos que lo condujeron 
hacía varias indagaciones íntimas y existenciales que vieron en lo lúgubre un 
vasto e intrigante universo.  
 
En el proceso investigativo y conceptual se tuvieron en cuenta varios autores, 
tales como: Hans Georg Gadamer, Gianni Vattimo, Howard Gardner, Immanuel 
Kant, Sigmund Freud, Vasili Kandinski, Pedro Azara, entre otros; ello con la 
intencionalidad de profundizar sobre el discurso del arte y de lo lúgubre. También 
se inspira en diversas producciones cinematográficas que fueron importantes y 
contribuyeron en la exploración de la estética de lo umbrío y lo insólito, entre las 
cuales están: La profecía (1976), El proyecto de la bruja de Blair (1999), La 
montaña sagrada (1973), Psicosis (1960) y Entrevista con el vampiro (1994). 
 
Estética de lo Lúgubre explora lo lúgubre de forma conceptual, pero también 
desde lo emocional-expresivo, desde la experiencia personal como sentimiento 
intangible que escapa a las representaciones, pero que aun así puede traslucirse 
por medio de la creación artística. Es por ello que se emprende la tarea de una 
producción videográfica experimental, la cual compagine el propósito del proyecto, 
que busca dilucidar una cosmovisión de sublimación que resignifique los 
preceptos cotidianos enraizados en modelos de repetición, inspirada en el 
nadaísmo desde la insurrección espiritual. 
 
También son explorados diferentes escenarios naturales y remotos donde el 
personaje principal del vídeo tiene múltiples experiencias significativas. Entre los 




lugares visitados se encuentran montañas, ríos, cascadas, cavernas y caminos, 
allí el protagonista puede encontrar algo de paz en oposición al caos que le 
genera el urbanismo frenético.   
 
El vídeo muestra una incertidumbre existencial que lleva al personaje hacia una 
búsqueda de respuestas y significados que no son encontradas en ningún lugar 
más que dentro del propio sujeto. 
 
El proyecto explora múltiples recursos y materiales que permiten darle forma a su 
estructura, inquiere en métodos experimentales a través de la reacción entre 
distintas sustancias como espumas, disolventes, pigmentos, papeles, madera, 
rocas, etc.  
 
Respecto al audio, éste se estima sustancialmente en el proyecto, pues el sonido 
es uno de los elementos por los cuales se realiza una producción de vídeo, ya que 
posibilita conectar imágenes con elementos sonoros que generen una atmósfera 
adecuada para cada una de las escenas. El audio es creado por el autor del 
proyecto, valiéndose de sonidos armónicos, atmosféricos y adustos. 
 
El proceso de posproducción usa programas de edición videográfica que permiten 
realizar modificaciones e incluir efectos en caso de ser necesario. También está 
presente la edición del audio, adicionada a instrumentos de viento, de cuerdas y 
de percusión. 
 
En el vídeo es importante la ambientación, por ello se encarga de la producción de 
diferentes maquetas, para crear escenarios diferentes y exóticos conectados con 
lo onírico y lo surreal.  
 
Estética de lo Lúgubre se inspira en distintas obras literarias, pictóricas y 
cinematográficas que exploraron una estética umbría y luctuosa. Asimismo realiza 
una interpretación personal sobre el mundo y sobre lo lúgubre, que emerge como 
revolución y como necesidad, a modo de catarsis frente a la frustración, el 
desasosiego y la apatía.  
 
Estética de lo Lúgubre permite emancipar el discernimiento de lo real, resignifica 
lo habitual y fractura los ciclos ordinarios dentro de la percepción del mundo y del 









De lo lúgubre y la estética expandida en algunas expresiones del arte 
contemporáneo 
 
La palabra lúgubre del latín lugubris y éste de lugere “lamentar”, encarna la 
esencia de lo trágico y lo melancólico que hay en el hombre, emergiendo como un 
elemento inherente en la vida del ser humano. 
Lo lúgubre puede despertar fuertes impresiones en el sujeto, que van del horror al 
placer; convirtiéndose en una fuente de fascinación y de apreciación estética. Su 
aprehensión se halla intersectada por lo social, lo cultural, lo religioso y lo 
biológico.  
 
El Homo sapiens, al ser un animal diurno, encuentra la mayor parte de los 
beneficios de la naturaleza cuando hay luz; la oscuridad por el contrario, lo hace 
vulnerable a posibles amenazas, lo desconcierta y limita su campo visual: de allí 
su temor por lo tenebroso y lo desconocido. Sin embargo, como se verá a 
continuación, lo lúgubre resulta ser también un elemento tranquilizante y 
emancipador, que nos permite ver a través del mundo y de sus formas. 
 
Lo lúgubre como cualidad de oscuro, refleja un aspecto importante dentro de la 
experiencia de sentidos, principalmente en la vista, y de no ser por los intersticios 
donde se encuentran la luz y la oscuridad, y sus distintos contrastes, nuestros ojos 
no podrían diferenciar las formas del mundo. Dado a que si en el espacio solo 
existiera la luz, esa misma luz cegaría la vista, fundiría todo en una página blanca, 
sin posibilidad de contraste. Lo cual conllevaría a la ceguera, a la oclusión y al 
desconocimiento. Por lo tanto, la oscuridad también permite que las cosas 
sean reveladas, proporciona conocimiento, pues posibilita junto con la luz, 
discernir una cosa de la otra. 
 
Las diferentes apreciaciones que se puedan tener sobre un objeto son 
susceptibles a cambios y permutaciones; el arte como objeto de estudio no ha 
quedado exento de este fenómeno. Respecto a ello, en De la fealdad en el arte 
moderno, Pedro Azara (1990) declara: 
 
Los surrealistas vieron en el Minotauro la fuerza física que rompe los límites de lo 
irracional, precipitándose entre sus fronteras, poniendo boca abajo las leyes y 
ofendiendo a los dioses. Lo identificaron con sus propias aspiraciones: constante y 
universal violencia, revuelta absoluta, desafío total, libertad desabrida. Por el 
contrario, para Bataille, el Minotauro simbolizaba la acción maligna. 
El significado del monstruo cretense se inspiraba en los más remotos cultos de 
Mitra, en Babilonia. En éstos, el sol simbolizaba la concepción más elevada (...) 
Por el contrario, si uno fija la mirada obstinadamente en él (el Sol), esto supone 




una cierta locura y la noción cambia de sentido porque, ya no es lo productivo lo 
que destaca sino la destrucción, es decir, la combustión (...) De la misma manera 
que el Sol que no se mira puede ser considerado por completo bello, el que es 
contemplado directamente puede considerarse absolutamente feo. 
Mitológicamente, el Sol que uno mira se identifica con un hombre que degüella a 
un toro (Mitra), con un buitre que devora el hígado (Prometeo); el Sol que mira a 
las criaturas, por el contrario, se identifica con el toro degollado o con el hígado 
devorado. (Pp.84-85) 
 
Así pues, la elevación de lo grotesco y lo tétrico contribuye a la expansión de la 
estética, manifiesta una emergencia que es trasversal a las dicotomías 
tradicionalistas y con cierto paralelismo a los sistemas heterodoxos, asociados a 
los paradigmas del pensamiento débil y lateral. En El pensamiento débil, el 
filósofo italiano Gianni Vattimo (1983) dice al respecto: 
 
Frente a una lógica férrea y unívoca, [el pensamiento débil es] necesidad de dar 
libre curso a la interpretación; frente a una política monolítica y vertical del partido, 
necesidad de apoyar a los movimientos sociales trasversales; frente a la soberbia 
de la vanguardia artística, recuperación de un arte popular y plural; frente a una 
Europa etnocéntrica, una visión mundial de las culturas. 
 
La necesidad connatural del hombre por expandirse y diseminarse más allá de los 
límites espaciales y cognitivos, muestra que constantemente se ve enfrentando al 
cambio; y dado este carácter metamórfico, lo terrenal puede volverse divino y 
viceversa. Un ejemplo de ello es observable con las mariposas; pues aunque 
muchas personas encuentran repugnancia en el estadio larvario de estos 
lepidópteros, la mayoría de la gente aprecia con buenos ojos la forma y los colores 
del imago o estadio adulto, aunque se trate del mismo animal. Lo que previamente 
era causa de espanto, se convierte en algo hermoso, agradable. 
 
La atracción por lo lúgubre, puede surgir como una liberación de los instintos 
primarios, una sublimación de los deseos y de la percepción del mundo. Este 
“gusto de sublimado”, mana de una querencia por hacer la vida más significativa y 
trascendental, dado su carácter finito y desconcertante frente a la muerte.  
 
El simbolismo por su parte reflejó una transformación en los valores morales y 
estéticos; al resaltar lo lúgubre, lo misterioso y lo espiritual, conjura una anatema 
contra la tradición religiosa y social instituida. Buscó una alteración de la realidad a 
través de la introspección y la sinestesia. La vida bohemia de los simbolistas y sus 
fuertes conexiones con lo melancólico, lo decadente y lo onírico, les permitía 
acceder a un vasto compendio de experiencias anímicas y sensitivas. Ello los 




conducía hacia el desarrollo de un profundo conocimiento intrapersonal, fuente 
particular de la complejidad artística y existencial de sus obras. 
 
En el libro Estructuras de la mente: teoría de las inteligencias múltiples, el 
psicólogo, investigador y docente universitario Howard Gardner asiente: 
 
En esta forma por demás primitiva, la inteligencia interpersonal es apenas poco 
más que la capacidad de distinguir un sentimiento de placer de uno de dolor y, con 
base en ese tipo de discriminación, de involucrarse más en una situación o de 
retirarse de ella. En su nivel más avanzado, el conocimiento intrapersonal permite 
a uno descubrir y simbolizar conjuntos complejos y altamente diferenciados de 
sentimientos. Uno encuentra esta forma de inteligencia desarrollada en el 
novelista (como Proust) que puede escribir en forma introspectiva acerca de sus 
sentimientos, en el paciente (o el terapeuta) que adquiere un conocimiento 
profundo de su propia vida sentimental, en el anciano sabio que aprovecha su 
propia riqueza de experiencias internas para aconsejar a los miembros de su 
comunidad. (p.189) 
 
Este “mirar hacia adentro”, llevó a los simbolistas a cultivar una cosmovisión que 
sería influyente en movimientos ulteriores como el surrealismo y el modernismo 
literario. La imagen que se ve a continuación pertenece a una pintura del artista 
simbolista Carlos Schwabe, donde se aprecia a un fauno tocando una ocarina. 
 
 
El fauno, por Carlos Schwabe (1923). 




En El fauno de Schwabe, aparece en medio de un campo extenso este ser 
mitológico que los romanos relacionaban con la agricultura, la fertilidad y la 
música. La posición de su cuerpo está retraída, ensimismada, con una expresión 
meditativa y severa. Con su ocarina se inclina hacia a la tierra dándole la espalda 
al cielo, como un reflejo de la posición sacrílega de los simbolistas. Por otra parte, 
fue la Iglesia la que se encargó de difamar y ultrajar estas deidades paganas, 
conocidas como el Fauno entre los romanos, Pan en Grecia y Cernunnos en los 
celtas, dando como resultado la típica imagen estereotípica que se tiene de 
Satanás. Si se observa la luz en el cuadro de Schwabe, puede verse que el Sol 
está cerca de su cenit, no obstante, el color y la intensidad de la luz lucen 
opacados y oscurecidos, careciendo de colores radiantes y vívidos; a pesar de 
tener un escenario diurno, esta obra contiene una atmósfera sombría, lúgubre y 
sibilina. El fauno, por ende, personifica el espíritu simbolista, proclive hacia los 
placeres terrenales, el paganismo, la rebeldía y la vida bohemia. 
 
Personajes como Baudelaire, Poe, Mallarmé, Moreau y Verlaine expandieron la 
percepción estética de lo oscuro mediante profusas introspecciones con lo umbrío, 
lo trágico y lo prohibido. En Las Flores del Mal, Baudelaire retoma en Las letanías 
de Satán la imagen de Lucifer, no como traidor y lacayo, sino como héroe y mártir. 
El príncipe de las tinieblas, temido y repudiado por la sociedad, es elevado y 
exaltado como un ser sabio, independiente y bello.   
 
Las diferentes perspectivas que se tienen acerca de lo lúgubre permiten obtener 
un mayor espectro de su desarrollo estético, donde la experiencia artística deja de 
estar condicionada por los sesgos socioculturales y comienza a tener mayor 
relevancia la indagación propia del sujeto. 
 
Para el filósofo alemán Hans-Georg Gadamer, el arte es un elemento capaz de 
invertir las memorias cotidianas, que permite socavar los hábitos y las 
costumbres, rompiendo con el ciclo de repetición y cotidianidad. El aspecto 
renovador y creativo del arte como fuente de nuevos valores de verdad, es 
mencionado en Los caminos de Heidegger, donde Gadamer (2002) explica: 
 
Heidegger subraya que la esencia del arte es la poesía. Con ello quiere decir que 
el carácter del arte no consiste en la transformación de algo preformado ni en la 
reproducción de un ente previamente existente, sino en el proyecto por medio del 
cual surge algo nuevo como verdadero: el acontecer de la verdad inherente a la 
obra de arte que se caracteriza por el hecho de que “de un golpe se abre un lugar 
nuevo”. (p.107) 
 




El arte pues, como ente revolucionario, ha permanecido en contra de la cultura, ya 
que ésta es somnolienta y repetitiva, en cambio el arte es versátil, vertiginoso e 
insurgente. Aquella insubordinación, inclusive tendenciosa, le ha permitido al ser 
humano explayar sus conocimientos y convicciones, pues nunca está satisfecha. 
 
El progreso de esa dilatación también afecta el fenómeno estético, se habla por lo 
tanto de estética expandida como la capacidad que tiene toda persona de percibir 
y ser sensible al mundo que le rodea, es la interpretación y reconstrucción que 
constantemente se realiza de la vida, llamada también como “estética de la 
cotidianidad”. La percepción y la complejidad de las experiencias estéticas varían 
de acuerdo a los sujetos y sus experiencias; por lo que una persona que no tenga 
mucha formación académica, puede sin embargo, tener una gran sensibilidad 
frente a la realidad y sus interpretaciones.  
 
En lo lúgubre se exteriorizan diferentes acepciones que le dan forma y estructuran 
su cuerpo; crece y se desarrolla, transforma sus elementos y cambia los 
predicados que se le atribuyen. Por consiguiente, lo lúgubre ha transfigurado su 
aspecto infame y denigrante por uno excelso y sublime. 
 
En la presente obra, titulada Inspección, del escultor y fotógrafo austríaco Erwin 
Wurm se descubre una contigua aproximación con lo lóbrego y sombrío. 
 
 
Inspección, por Erwin Wurm (2002). 




En Inspección, Wurm utiliza un lugar cotidiano para crear un momento que es 
profundamente tranquilo y emotivo, allí hay un hombre de buzo gris que tiene su 
cabeza dentro de la blusa de una mujer que está sentada con otras personas en 
un restaurante. El hombre que tiene la cabeza en el pecho de la mujer, se 
mantiene en una posición encorvada, casi fetal, como en busca de un resguardo 
del mundo exterior en la oscuridad dentro de la dama; ella por su parte, 
permanece inmutable al igual que las demás personas, sin expresiones de enojo o 
desagrado. Allí lo lúgubre se da a conocer de una forma agradable y placentera, 
muestra una especie de regresión hacia un estado embrionario de reposo, 
manifiesta un instante lene y apacible que contrasta y desafía los límites 
conductuales establecidos en la actualidad.  
 
Lo lúgubre puede declararse a modo de estado de contemplación, que identifica el 
placer con la oscuridad y la noche, buscando el éxtasis, la ataraxia. Emerge como 
una forma de resignificar las cosas, un estilo de vida que busca elevar la 
conciencia por medio de la apreciación.  
 
Lo oscuro y lóbrego también aparece con cierta proclividad hacia lo prohibido, al 
estar asociado con los demonios y las criaturas nocturnas; genera inicialmente 
una impresión de distanciamiento y precaución, en incluso de temor o rechazo.  
 
Lo lúgubre como tabú sigue presente en una sociedad fuertemente influenciada 
por los dogmas religiosos. La vieja asociación de la luz con el bien y de la 
oscuridad con el mal, ha creado una brecha mental que ha sido una fuente 
constante de discriminación y juicios prematuros.  
 
Por lo tanto, la afinidad por lo lúgubre se extiende también a manera de 
insurgencia y subversión contra lo cotidianamente aceptado, es un aspecto que le 
permite al sujeto expresar su inconformismo con los convencionalismos existentes 
y manifestar una posición diferente respecto a los demás. 
 
La foto que se aprecia en la próxima página pertenece a un performance realizado 
por el artista español Santiago Sierra titulada: 8 personas remuneradas para 
permanecer en el interior de cajas de cartón. Sierra instaló en una planta de un 
edificio, en una zona industrial de Guatemala, ocho cajas de cartón equidistantes 
entre sí, con ocho sillas en las cuales se sentaba una persona (por silla) que 
posteriormente era cubierta por una caja sin que el público lo viera; a cada 
persona se le pagó cien quetzales por permanecer cuatro horas dentro de las 
cajas. 
 





8 personas remuneradas para permanecer en el interior de cajas de cartón, por 
Santiago Sierra (1999). 
 
En el performance, el artista español utiliza la oscuridad y la oclusión a manera de 
repulsa y de desaprobación contra la indiferencia que tiene la cultura consumista 
hacia las demás personas. Sierra critica la estructura materialista del capitalismo 
que utiliza a los seres humanos como un objeto de consumo, volviéndose 
insensible frente a las necesidades ajenas. El performance de Sierra, revela una 
cruda realidad mediante el ocultamiento, es decir, también muestra cómo los 
inmigrantes son ignorados por la sociedad y contratados de forma clandestina, 
muchas veces bajo condiciones infrahumanas. 
 
La búsqueda de identidad y de querer hacer de la vida una experiencia más 
significativa para el sujeto, muestra que constantemente se usa el arte como 
mecanismo de sublimación de la realidad. El ser humano necesita de algo que 
justifique su existencia, que lo eleve de su posición terrenal y visceral, para 
contrarrestar el desasosiego de la existencia y la llene de significado; pues en 
medio del desconocimiento y la incertidumbre siente que nada tiene valor y que le 
es arrebatado el aliento.  
 
En la siguiente obra, llamada Aliento, del artista colombiano Oscar Muñoz, se 
dispusieron varios espejos metálicos a la altura del observador con distintos 
retratos de obituarios impresos con grasa en fotoserigrafía, de modo que el 
espectador solo puede ver los retratos exhalando su aliento sobre el espejo. 





Aliento, Oscar Muñoz (1995). 
 
Muñoz consigue plasmar en Aliento, una hibridación entre la vida y muerte. El 
sujeto que observa puede ver cómo las fúnebres imágenes se expanden a medida 
que pierde el aliento, como si la muerte volviera a la vida por un instante fugaz, 
alimentada con el hálito vital. El rostro del espectador se funde en el espejo con el 
de las personas fallecidas, recordándole a él mismo, que algún día también estará 
con los muertos. Aliento, acerca a las personas hacia una experiencia lúgubre y 
mortuoria induciéndolos a la introspección y la autoobservación, coadyuvando 
asimismo a la expansión de la estética. 
 
El hombre siente el vacío que le genera la muerte: el devenir, el cambio y lo 
desconocido. Por ello trata de inmortalizarse, de descubrir en la vida algo que 
compulse el abismo paradigmático que le produce la defunción. El Homo sapiens 
al ser localizado y no absoluto, presiente una separación entre él y el universo, se 
confunde al respecto y busca una conexión, un retorno a un estado menos trivial y 
más trascendental. 
 
En algunas expresiones del arte actual, lo lúgubre se ha advertido de formas 
múltiples, a modo de develación, elucubración, sublimación, insurrección, 
desinhibición, etc. Las distintas acepciones sobre lo lóbrego y lo oscuro varían a lo 
largo de la historia, afectadas por lo religioso, lo cultural y lo antropológico. Lo 




lúgubre mana de una indagación interna y sensitiva, su evolución y desarrollo 
secunda igualmente a la estética expandida.  
 
Lo lúgubre puede internalizarse como una forma de comprender la existencia, 
como un pórtico hacia una experiencia alterna del mundo objetivo. En lo 
lúgubre se logra encontrar un espacio meditativo que impele al sujeto a 







































Influjo de lo lúgubre en la configuración expandida de la estética a partir del 
nadaísmo 
 
El nadaísmo como movimiento vanguardista, dilucidó una posición revolucionaria, 
insurgente y escéptica respecto a los contenidos socioculturales que se habían 
instaurado dentro del panorama nacional colombiano durante los años sesenta; se 
inclinó por el uso de elementos que eran considerados en ese entonces como 
disonantes, agresivos y perniciosos. La férula subyugante de las directrices 
autocráticas imperantes en los valores espirituales preexistentes de la sociedad, 
especialmente en los contextos políticos, artísticos y religiosos, había causado 
insipidez y desasosiego dentro de varios artistas y escritores que empezaron a 
execrar y a vituperar lo que hasta ese momento era aceptado como apropiado, 
conveniente y oportuno.  
 
La incursión sobre lo lúgubre fue una forma a través de la cual los nadaístas 
postularon sus reflexiones e ideologías en la configuración de sus obras, ellos 
capturaron la inclusión de lo trágico, lo lóbrego, lo demoníaco y lo irreverente.  
 
En su Primer Manifiesto Nadaísta, Gonzalo Arango (1958) dice: “Apelamos a este 
principio de la Duda cartesiana, pues todo conocimiento, toda verdad o toda 
dirección del hombre sobre sus fines empieza con la duda.” Para complementar 
esta idea y poder aclarar su apreciación respecto al nadaísmo, ulteriormente 
Arango (1958) expresa: “Al pretender desacreditar los dogmas de todo tipo, no 
podemos recaer nosotros en un nuevo dogmatismo: en el dogma de la revolución 
Nadaísta. Queda, pues, abierto el camino de las controversias.”. 
 
Arango, el padre del nadaísmo, asevera en su Primer Manifiesto Nadaísta que su 
interés radica en la desacreditación de los dogmas, en la apreciación de lo insólito 
y en la desconfianza sobre lo definitivo, ubica al hombre dentro de lo terrenal y lo 
superfluo. 
 
Por otra parte, el artista colombiano Álvaro Barrios, quien se autoproclama un 
pintor nadaísta, incorpora en sus trabajos técnicas como el dibujo, el grabado, la 
fotografía y el collage; él mismo describe que su obra se ve trastocada por la 
crueldad, la tragedia, la sátira y la poesía. 
 
En un artículo publicado por la revista Cromos, Gonzalo Arango (1966) dice de 
Barrios: 
 
Él ha creado su pintura del caos, reflejando su época con sus terrores, sus 
invenciones, sus mitos, sus conflictos: dando en cada cuadro la medida de su loca 




imaginación, y su implacable sentido de lo maravilloso. Glorifica lo cotidiano en 
dimensiones insólitas. Consagra la cursilería hasta límites dramáticos. Niega esas 
virtudes platónicas y estimativas de la sensiblería burguesa, y los idealismos 
estéticos de la cultura. 
Es una pintura destinada a escandalizar, a horrorizar, a remover ese saldo trágico 
de conformismos yacentes que pudren el espíritu. Somos los artistas del terror, así 
como hubo los artistas del Renacimiento. 
El nadaísmo es terror, o no será nada. No sólo arte: esa maravillosa flor efímera 
que nace entre las explosiones y la muerte, como un homenaje al absurdo del 
mundo. 
Esta pintura de Barrios es turbadora, tierna, aterradora: en ella nos miramos y nos 
reconocemos, con asombro.  
 
En el anterior comentario de Arango, se ve pues, que la influencia de lo lúgubre y 
sus connotaciones con lo terrorífico y lo trágico dentro de la obra nadaísta es 
mucho más que algo eventual y transitorio. Pasa a ser un contrafuerte 
fundamental dentro de su estructura y composición.  
 
 
Fantasía sobre la muerte de Ofelia, Álvaro Barrios (1977). 
 
La imagen que puede apreciarse corresponde a una obra de Barrios donde se 
observa una alusión directa a la pintura Ofelia, (1852) del prerafaelita John Everett 




Millais, representada por la modelo y poetisa Elizabeth Siddal. En la obra de 
Barrios se aprecia el momento en el que el personaje ficticio Ofelia, creado por  
William Shakespeare en su trágica obra Hamlet, cae y se ahoga en un río tras 
volverse loca por la muerte de su padre Polonio y tras haberse roto una rama de 
sauce sobre la que ella se hallaba asentada. La presencia del sauce es 
importante, dada su legendaria asociación con la muerte y la tristeza 
(especialmente el sauce llorón), lo cual se puede evidenciar en la mitología griega 
y judeocristiana. Según los relatos griegos, la bruja Circe tenía un cementerio lleno 
sauces, dedicado a la diosa Hécate, conocida también como la diosa de la 
hechicería y la “Reina de los Fantasmas”, cuyo árbol consagrado era el sauce. La 
diosa de inframundo Perséfone también poseía un bosque de sauces en las 
profundidades de la tierra.  
 
Por otra parte, en Antiguo Testamento de la Biblia, en Salmos 137:1-2 dice. “Junto 
a los ríos de Babilonia nos sentábamos y llorábamos acordándonos de Sión. 
De los sauces que hay en medio de ella, colgábamos nuestras cítaras.” (p.763).  
  
 
Salix babylonica o sauce llorón, cuyas hojas dan una impresión de decaimiento y 
lamentación. 




Otros elementos influyentes en la interpretación de ésta obra de Barrios, son los 
lirios blancos que aparecen en la zona central-derecha del cuadro, cuyo 
significado se relaciona con el amor y la pureza, dado que los lirios blancos son 
las flores que más se usan durante las bodas y casamientos, aunque irónicamente 
también son las que más se utilizan para decorar los funerales. Por lo que se 
observa una analogía entre los lirios blancos y la muerte de Ofelia, de quién se 
asume que muere virgen, pues nunca es desposada por su amado Hamlet. 
 
En la parte inferior-izquierda de la imagen, también se muestran dos cayenos 
rosados, como alusión a una pareja de enamorados (Ofelia y Hamlet). Sobre la 
superficie del agua hay dos flores de loto, constantemente asociadas con el 
renacimiento y la trascendencia espiritual, dado que esta hermosa flor crece desde 
la oscuridad y la profundidad de los pantanos, cuyas semillas pueden brotar aún 
después de tres milenios. 
 
Los colores del cuadro son contrastantes, especialmente el blanco de los árboles y 
el negro del cielo, que podía verse como una transición entre la vida y la muerte; 
también pueden verse unas manchas negras que se deslizan descendentemente. 
Hacia el fondo se presentan una sucesión de pequeños círculos azules 
semejantes a un collar perlas, también se distinguen varias formas rosáceas 
similares gotas o lágrimas que manan de los árboles. 
 
En cuanto al personaje central de la obra de Barrios, es decir, Ofelia; su piel luce 
cadavérica y su rostro tiene una expresión de sosiego y moderación, con los ojos y 
la boca sutilmente abiertos. Su traje es de un color gris tenue y sus manos 
sostienen un hijo fino que recuerda la mitología de las Parcas o Moiras de la 
mitología grecorromana, encargadas de cortar con una tijera el hilo vital de cada 
persona en el momento de la muerte.  
 
Finalmente hay un personaje de color blanco hacia la zona derecha, similar a un 
fantasma, probablemente Polonio el padre de Ofelia, con varias esferas 
adyacentes y con una línea blanca perpendicular que une el cielo con la tierra. 
 
Por todo lo dicho, podría decirse que la anterior obra de Álvaro Barrios enfatiza en 
lo fúnebre, lo trágico, lo espiritual, lo sideral y lo fluvial.  
 
La música ha sido un medio que los artistas nadaístas han utilizado para 
manifestar sus ideologías y colisiones emocionales. Entre los más influyentes la 
cantante Gloria Eliana Bongean en su álbum La Internacional Nadaísta, con 
canciones como Girasol giranada y Canción del futuro, inspiradas por la muerte, la 




adversidad, la iniquidad y la ironía; con una querencia por lo lúgubre y la 
desesperanza. 
 
Así mismo, la agrupación musical Los Yetis, ayudaron a explayar la estética 
nadaísta con algunas composiciones como Delirio, Me siento loco y Llegaron los 
peluqueros, erigiéndose una de las primeras y más influyentes bandas del Rock 
colombiano. 
 
En cuanto a la poesía se refiere, cabe mencionar al poeta antioqueño Jaime 
Jaramillo Escobar, alias “X-504”, a quien se le considera uno de los cofundadores 
del nadaísmo y uno de los poetas más importantes de este movimiento 
contestatario. En 1967 se le otorgó el premio Cassius Clay de poesía nadaísta, 
con su libro Los poemas de la ofensa. A continuación se cita uno de sus poemas 
titulado Apólogo del Paraíso. 
 
Eva, transformada en serpiente, ofreció a Adán una manzana. 
Fueron arrojados del Paraíso, pero ellos llevaron semillas consigo, 
y Adán y Eva encontraron otra tierra y plantaron allí las semillas de paraíso. 
Podemos hacer siempre el paraíso alrededor nuestro dondequiera que nos 
encontremos. 
Para eso sólo se requiere estar desnudos. (Jaramillo, 2000, p.12) 
 
Nótese en el poema de Jaramillo el tema del destierro y la proscripción, sin 
embargo, también se revela un aspecto fundamental y significativo; y ese aspecto 
habla de la tenacidad, la auto-aquilatación. Allí, el poeta X-504 enseña que 
aunque la humanidad sea errante y proclive al desacierto, siempre queda un 
resquicio de manumisión dentro del hombre, sin importar los agentes externos que 
lo subyugan. Para él, el Paraíso no es un lugar sino un estado de contemplación,  
aún más específicamente de desnudez y emancipación, cuyos dominios residen 
en el sujeto. La imagen de la serpiente dentro del génesis bíblico es una alegoría 
del conocimiento, y da a entender que el conocimiento conlleva responsabilidades. 
Adán y Eva alcanzan ese conocimiento tras un acto de subversión y 
desobediencia, desafiando la autoridad y lo preestablecido; no obstante, ello los 
margina y los relega a un espacio con menores privilegios terrenales pero con 
mayores libertades intelectuales. La serpiente, que generalmente ha sido 
denigrada como una embustera y embaucadora, resulta ser la verdadera 
redentora de la humanidad, pues los libera de la ignorancia; tanto así, que ella 
misma es la primera en recibir las maldiciones de Dios. La serpiente no los 
engaña, pues ella les dice a Adán y Eva que si comen del árbol del conocimiento, 
ellos se volverán semejantes a los dioses, lo cual se confirma en el siguiente 
fragmento, en Génesis 3:22: “Díjose Yavé Dios: ‘He ahí al hombre hecho como 




uno de nosotros, conocedor del bien y del mal; que no vaya ahora a tender su 
mano al árbol de la vida, y comiendo de él, viva para siempre’.” (p.33)  
 
Lo lúgubre, al igual que la serpiente del Edén, puede inicialmente recibir una 
asociación precoz con la perfidia y la alevosía, pero contrariamente a lo que se 
piensa, lo que en un principio es aceptado bajo una forma maliciosa, podría 
desvelarse como algo amistoso e inocente. 
 
Obviamente, cabe mencionar también al cantautor, escritor y poeta Gonzalo 
Navas Cadena, mejor conocido por su pseudónimo “Pablus Gallinazus”, uno de 
los más importantes intérpretes de canción de protesta en la historia de Colombia. 
Ganó en 1966 el premio de novela nadaísta con su libro La pequeña hermana. Su 
obra gira entorno a la revolución, la irreverencia, la violencia y el desamparo, con 
canciones como Una flor para mascar, Mula revolucionaria, Boca de chicle, 
Soldadito de plomo y Caín y Abel.  
 
Por último, se hace mención al poeta y cofundador del nadaísmo Amílcar Osorio, 
oriundo del municipio de Santa Rosa de Cabal (Risaralda). Conocido también por 
sus seudónimos Amílcar U y Claudia Santamaría, colaboró en la creación de los 
manifiestos nadaístas, entablando amistades con Gonzalo Arango y Jaime 
Jaramillo Escobar. A continuación se expone el poema Plegaria nuclear de un 
cocacolo,  de Amílcar U:  
 
Señor que te tienes  
que me tienes  
que tienes la galaxia  
que tienes el uranio.  
Señor, yo no me tengo.  
Señor que habitas el átomo más azul  
el más extenso el más redondo  
el bastante construido.  
Estoy sentado en este bar  
y bebo coca cola  
para poder hablarte:  
ya tengo mis blue-jeans  
de azul como de rosa submarina  
desteñidos como un lavadero  
donde terneros asexuados lavan 
monedas falsas de oro y condecoraciones.  
Ya tengo mi correa del este o del oeste  
mi correa con chapa de sol  




a medio día a la orilla del río  
prolongada como el camino lechoso 
que pintaste con yeso  
sobre las nalgas la espalda el muslo  
o el pecho de la noche.  
Ya tengo mis mocasines de sur o norte  
desalmados inherentes  
ya llevan 15 días finos  
y ellos como una bomba de jabón  
y estos largos como el estornudo  
del fusil más ahumado.  
No tengo un automóvil que brille mejor  
que dos naranjas en el refrigerador  
que ruede mejor que dos bolas de billar  
sobre el cielo verde que habita cuatro patas  
pero tengo mis huesos largos  
forrados de músculo brillante  
que hacen caminar  
pero no tengo cómo poner el brazo  
contra la espalda de una cocacola  
pero no tengo cómo sentir  
mientras voy por el camino  
el caballo castaño que me rueda –cola-de caballo-.  
yo no me soy  
yo no me tengo  
pero yo he oído que hieren las estrellas  
con esquirlas de granadas radioactivas  
y lloran sus pestañas y sus párpados  
yo he visto que juegan con fósforos enormes  
y encienden el tabaco estratosférico  
el cigarrillo  
la ionosfera  
yo he visto que juegan un billar circunterrestre  
y hacen carambola con vanadio  
que ensaya un ritmo largo  
- que aúlla un perro con antenas-  
he sabido que los perros orinan  
contra el eje de la tierra  
que ladran radiaciones a millares  
de nudos de cometas  
yo no me tengo  




yo no me soy.  
Señor, yo te confieso que bailo rock and roll  
que me baño desnudo y solo  
que una vez he fumado marihuana.  
Señor, sólo te pido cigarrillos extranjeros  
que me conserves los blue-jeans desteñidos  
los mocasines largos  
la coca cola helada  
que me dejes ir al cine porque no tengo automóvil  
sólo te exijo: yo no soy ni pienso ser.  
Tiéneme, señor, que habitas el átomo más azul  
y más extenso  
y más redondo. 
 
Osorio escribe desde la indefensión, la orfandad y la nadidad. Sus palabras vienen 
atestadas de disensión y fracturación, se unen en forma de catilinaria sarcástica 
contra la sociedad consumista y contra sí mismo, en busca de la emancipación  
hacia un estado opuesto y antitético. Es negarse como objeto definido, aniquilar la 
autoimagen para dar espacio a nuevas formas de entender el yo, pues para nacer 
hay que morir, es decir, es necesaria la destrucción del objeto como concepto para 
que nazca entre las cenizas un nuevo objeto con la misma apariencia pero distinto 
significado.  
 
Todo apunta a que entre más viva permanezca la idea de un objeto, menos 
posibilidad tiene de transformarse. Para no quedarse estancado en la 
indiferencia y la monotonía, el mundo debe morir constantemente en un 
insondable redescubrirse. En el misterio y lo desconocido yace una profunda y 
enigmática belleza, pues lo que se entiende y se asimila con la repetición 
comienza a gastarse, a perder su lustre; en cambio lo nuevo, lo inédito tiene un 
aura mágica y misteriosa que fascina la experiencia. 
 
La introducción de lo lúgubre y sus diferentes acepciones en las obras nadaístas, 
ha sido una temática recurrente y cardinal en la elaboración de las mismas. 
Aquella propensión “lugubrista” exterioriza diferentes discernimientos y 
perspectivas matizadas por lo lóbrego, lo saturnino y lo caliginoso. El constante 
renacimiento sobre la idea de lo lúgubre es concurrente con la expansión de la 









Estética de lo Lúgubre 
Alegoría a la soledumbre del yo desde el nadaísmo 
 
Estética de lo Lúgubre es un proyecto investigativo-creativo que se enfoca en la 
indagación de la configuración expandida de la estética de lo lúgubre a partir del 
nadaísmo como subversión espiritual. Explora la capacidad única y creativa del 
sujeto a modo de piedra angular demiúrgica de nuevos valores espirituales, a 
través de la cual se desarrolla la producción de un vídeo de tipo experimental. 
 
Estética de lo Lúgubre expone al ser humano como una entidad localizada y 
limitada, enfrentada a la incapacidad de alcanzar la omnisciencia, lo absoluto y lo 
eterno. Sitúa a la humanidad en una posición terrenal y trivial, que se confronta  
constantemente con la incertidumbre, lo temporal y lo paradójico. En cierto sentido 
disminuye la idea del hombre, niega en lo humano un destino venerable y lo ubica 
en una postura mundanal, dolorosa y superflua. 
 
En el Manifiesto Nadaísta al Homo Sapiens, Arango (1965) expresa: 
 
Les advertimos que si ustedes no cambian, nosotros nos vamos a desafiliar de la 
Raza Humana, pues hoy lo peor que le pueda pasar a un ser, es ser hombre, o 
sea, esta salsa para aliñar el Banquete Atómico. 
Nosotros estamos avergonzados de pertenecer a la Humanidad. Nos repugna 
tener dos orejas, dos patas y los otros pares de cosas, y pensar que por este solo 
hecho uno está condenado a identificarse con la inmunda condición humana. 
 
Estética de lo Lúgubre se aproxima hacia una posición heterodoxa, escéptica e 
insurgente. Deja espacio para la controversia, pues busca desacreditar los 
dogmas y las obturaciones socioculturales. También manifiesta un punto que 
considera relevante en la interpretación epistemológica de las formas, y ese punto 
radica en el sujeto, pues asiente que cada individuo al ser exclusivo e irrepetible 
discierne las cosas de manera distinta que sus semejantes; de allí la subjetividad 
que existe entre lo que se considera bello o feo, falso o verdadero. Por ende, la 
perspectiva ingénita e intransmisible de cada individuo permanece eclipsada a la 
vista de los demás, dado que ninguna persona puede sentir por otra. Lo cual 
supedita a cada uno en una soledumbre de incomprensión, y  por más que se 
escriba, se pinte o se exterioricen los sentimientos, siempre va permanecer una 
disociación entre la palabra y la cosa, entre la apariencia y la esencia, entre lo 
exterior y lo interior. Por consiguiente, lo que se observa en los otros es solo un 
fragmento y una sombra que asimilamos bajo nuestro propio criterio. 
 




Sin embargo, debido a los cánones y convencionalismos estéticos, culturales y 
conductuales impuestos en la sociedad, se han instaurado varios prototipos y 
lineamientos que terminan por alienar a las personas, lo cual causa un detrimento 
en la expresión y la libertad individual, y una predilección hacia la imitación, el 
artificio y el cliché. Por ello, Estética de lo Lúgubre considera que todo individuo 
debe manifestar aquello que lo hace diferente de los demás, sus ideas, 
pensamientos, emociones, y explorarlo por medio de la creación artística. 
 
Es debido a lo anteriormente mencionado, que el proyecto se dispone a la 
creación de un vídeo, pues es el medio que más se acomoda a la necesidad 
expresiva personal, dado el carácter versátil y dinámico de la producción 
videográfica, le permite desarrollar múltiples ideas en un línea temporal por medio 
de la simbiosis entre imágenes y sonidos que se desenvuelven constantemente en 
una atmósfera de expectativas y posibilidades.  
 
Estética de lo Lúgubre escruta dentro de las experiencias oníricas, halla en los 
sueños un constructo psicológico-artístico que ha sido fuente de intriga y 
fascinación como sublimación de la experiencia, de las emociones y de la vida 
anímica. En La interpretación de los sueños, Freud (1900) dijo al respecto:  
      
[…] ¿quién no puede confirmar, por propia experiencia, que en las creaciones de 
genio del sueño se exteriorizan a veces una profundidad y una cordialidad, una 
claridad de concepción, una sutileza de observación y una prontitud de ingenio 
que modestamente negaríamos poseer si nos fueran atribuidas como cualidades 
constantes de nuestra vida despierta?. (p.115) 
 
En la siguiente página se aprecia una pintura de la surrealista Remedios Varo, 
donde se observa un extraño ser de apariencia femenina que se desplaza con 
docilidad en un escenario nocturno lleno de arbustos, árboles y megalitos. 
 
El personaje tiene cuatro alas traslúcidas y orejas de quiróptero, evoca una 
relación con las criaturas noctívagas y lo fantástico; los menhires que la rodean 
sugieren una querencia con lo arcaico y lo místico (análogo al planteamiento de 
Estética de lo Lúgubre). Sobre la cabeza yacen dos cuernos que le dan una 
apariencia diabólica, su mirada parece distraída y mira hacia el cielo. La pintura 
transmite una sensación de mansedumbre, con colores ocres, oscuros y opacos. 
Refleja la manifestación de una belleza lene y tenebrosa que se mueve 
ligeramente en soledad. 
 
 





Personaje, por Remedios Varo (1958). 
 
Lo lóbrego y lo siniestro se asocian de forma connatural con la estética de lo 
lúgubre, la cual emerge a manera de ataraxia liberadora y distensión catalizadora 
que permite resignificar la “normalidad” y transmutar la perspectiva de lo que se 
considera simple y común, para poder ver más allá de lo evidente. El espíritu 
vertiginoso de los surrealistas era visto por Gonzalo Arango como una liberación 
expresiva que se desligaba de las sujeciones y prescripciones instituidas. 
 
Esta capacidad de asombrarse y de maravillarse con las cosas que generalmente 
aparentan simplicidad, puede examinarse en las experiencias de los niños, pues lo 
que se observa por primera vez generalmente causa sorpresa e impresión, pero 
con la asimilación y la repetición, lo que antes producía asombro, posteriormente 
solo destila indiferencia.  
 
La atracción y el culto por las tinieblas y la noche ha tenido su lugar en distintas 
culturas a lo largo de la historia, como una afinidad inherente en la humana 




mundología. También aparece a manera de subversión e irreverencia contra los 
adoctrinamientos coercitivos en los preceptos de la religión y la comunidad. En el 
Terrible 13 Manifiesto Nadaísta, Arango (1967) dice: 
 
Desde nuestra aparición nadaísta en el infierno de la sociedad colombiana, ha 
crecido una rosada ola de maldad en los espíritus. Una oscuridad terrible se cierne 
sobre nuestros corazones que encarnan el peligro de un nuevo amor hacia la 
historia. 
A temprana edad conocimos el gusto de la grandeza y de la fama, y sin pedirle 
permiso a los oráculos nos erigimos en los profetas del mal y de la destrucción. 
Hemos gozado de la admiración frenética de la juventud, que ve en nosotros la 
encarnación de un oscuro heroísmo. 
 
Lo diabólico y demoníaco presenta un espíritu incrédulo e independiente, dado 
que el diablo encarna la imagen que refuta y rechaza los condicionamientos y la 
autoridad. Es por ello que en su Primer Manifiesto Nadaísta , Arango (1958) 
asevera: “En el artista hay satanismo, fuerzas extrañas de la biología, y esfuerzos 
conscientes de la creación mediante intuiciones emocionales o experiencias de la 
Historia del pensamiento.”  
 
El poeta pereirano Héctor Escobar Gutiérrez también incursionó en lo lúgubre y lo 
mefistofélico, su obra está cargada de esoterismo, animadversión y taumaturgia. 





No caímos del tiempo. En él estamos. 
Sólo el morir nos libra de sus redes, 
de estas cuatro y altísimas paredes 
que nos impiden ver a dónde vamos. 
 
En el tiempo atrapados nos quedamos 
y por mucho que pienses jamás puedes 
ni podrás entender, por qué concedes 
al amor el amor, si a Dios odiamos. 
 
Todo nos contradice y nos apena 
por esta soledad que nos condena 
a estar en compañía abandonados. 
 




No hay salida posible mientras viva 
y siga el hombre yendo a la deriva 
dentro de estos espacios clausurados. (p.11) 
 
En el poema del poeta Escobar, se declara un profundo desasosiego y frustración 
por la existencia, devela una ardorosa vehemencia por la soledad, sus palabras se 
encuentran labradas con la melancolía, la desolación y la antinomia. 
 
Estética de lo Lúgubre apela a lo enigmático, se aleja de los absolutismos y de lo 
autoritativo. No se da a conocer como verdad sino como posibilidad, le atrae más 
el mundo como paradoja, como misterio.  
 
Las creencias y convicciones suponen límites y ataduras, la incertidumbre en 
cambio, siempre deja un espacio para algo más, aun cuando ello suponga darle 
cabida a la contradicción, pues lo humano se asemeja más a lo fluctuante, lo 
volátil y mutante, en cambio se halla más distante lo perpetuo, lo sempiterno y lo 
divino. En el Manifiesto Nadaísta al Homo Sapiens, Arango (1965) declara: 
 
Es verdad que nosotros no tenemos razón, ni pretendemos imponerle a usted una 
razón de vivir. Simplemente nadie tiene razón, porque no hay razones. Pero se 
trata de vivir, de no presumir, de recordar que la vida es un inventico estupendo. 
(…). Queridos Homos: “El mundo no gira alrededor de los inventores de nuevos 
ruidos, sino en torno de los inventores de valores nuevos, y gira en silencio”. 
 
La valoración de la nada y el caos, como oriundez primigenia en las antiguas 
cosmogonías puede evidenciarse en algunos textos clásicos como la Teogonía de 
Hesíodo, el poema Völuspá de la Edda poética, el Génesis de la Biblia. A 
continuación se mencionan algunos de los fragmentos más significativos sobre el 
tema. Según la Teogonía de Hesíodo:  
 
En primer lugar existió el Caos. Después Gea la de amplio pecho, sede siempre 
segura de todos los inmortales que habitan la nevada cumbre del Olimpo. En el 
fondo de la tierra de anchos caminos existió el tenebroso Tártaro. Por último, Eros, 
el más hermoso entre los dioses inmortales, que afloja los miembros y cautiva de 
todos los dioses y todos los hombres el corazón y la sensata voluntad en sus 
pechos. Del Caos surgieron Erebo y la negra Noche. (Pp. 2) 
 
Posteriormente se nota una analogía en el poema nórdico Völuspá: 
 
Fue en los primeros tiempos cuando Ymir vivió; 
no había ni arena ni mar, ni las frías olas,  




tierra no había, ni el alto cielo, 
sólo el vacío abismo, tampoco había hierba. 
Mas los hijos de Bur formaron la tierra, 
aquellos que crearon el famoso Midgard; 
brilló el sol desde el sur sobre el palacio, 
y surgió en la tierra la verde hierba. (Pp.1-2) 
 
Finalmente en el Génesis bíblico 1:1-5 dice: 
 
Al principio creó Dios los cielos y la tierra. La tierra estaba confusa y vacía y las 
tinieblas cubrían la haz del abismo, pero el espíritu de Dios se cernía sobre la 
superficie de las aguas. Dijo Dios: “Haya luz”; y hubo luz. (Pp.27-28) 
 
Estas semejanzas que se dan en distintas tradiciones a pesar de las diferencias 
geográficas y cronológicas, revelan que en la cosmovisión del ser humano 
respecto al origen de los tiempos se presenta una oquedad y una vacuidad 
desconcertante e incognoscible que trasciende más allá de lo humanamente 
concebible. 
 
Estética de lo Lúgubre ahonda en los vacíos que yacen en el ser humano. En la 
ofuscación respecto a su pasado y su futuro, es decir, la inquietud por la 
incapacidad de acceder a una experiencia preexistente a la vida, y la turbación 
que le genera el porvenir o estado post mortem que lo ubica de frente con la 
muerte, el cambio y lo desconocido. 
 
La obra de creación experimental hace uso de distintas herramientas que le 
ayudan a maximizar su propósito comunicativo-expresivo, como la inclusión de 
escenarios oscurecidos y solitarios, la composición de colores fríos, la presencia 
de perspectivas arrinconadas y enclaustradas, el empleo de lenguajes simbólicos 
y metafóricos, la utilización de elementos distópicos y la introspección en los 
estados anímicos del personaje. Comparte cierta influencia con el género del 
realismo épico y en menor medida con el terror psicológico. Va dirigido a un 
público mayor de doce años, debido a que contiene escenas de sexo y violencia 
moderados, y se desarrolla dentro del contexto cultural santarrosano y pereirano. 
El vídeo muestra constantemente una indagación aislada con el yo, donde el 
personaje siempre se encuentra abandonado, lo cual lo conduce hacia una 
búsqueda personal de autoconocimiento.  
 
El vídeo surge a modo de metáfora de producción desde la soledumbre, porque es 
un reflejo de la experiencia íntima-personal con lo lúgubre y el aislamiento. Es un 
reencuentro consigo mismo, que llega con nuevas vivencias y descubrimientos. 




En el Primer Manifiesto Nadaísta, Arango (1958) dice de la soledad: 
 
Esta elección de sí mismo, en que el artista se prefiere y se elige contra el mundo 
y por encima del mundo, lo conduce inexorablemente a un destino de soledad 
perpetua. (…) Al llegar el hombre por el camino de su libertad comprometida en su 
destino, su soledad se rompería, como quebrada por un golpe. 
El artista podría perderse si se negara esa posibilidad, Si no da ese paso hacia su 
propia liberación. Pues la soledad como sistema de vida y base de valoración de 
los actos humanos, crea un drama peligroso para el artista: el drama de la 
Conciencia-Límite. Porque en esta Conciencia-Límite no hay nada ni nadie, no 
están los Otros para uno saber que se ha elegido libremente frente a ellos. 
 
Para Estética de lo Lúgubre, la soledad emerge como producto de la 
independencia y la individualidad, una aceptación de saberse diferente de 
los demás. Gonzalo Arango habla de ello cual cualidad inmanente en el artista, 
sin embargo, explica que aunque la naturaleza del mismo lo conduzca a la 
soledumbre, éste debe compulsar constantemente con ella para trascender, pues 
en soledad perpetua no puede compararse con los otros. De esta forma el artista 
al romper su aislamiento, accede a una mayor libertad de elección, aunque 
establezca disentimientos y discrepancias con respecto a sus semejantes.  Es por 
lo tanto, irónicamente, a causa de la socialización con los otros, que se entiende y 
se comprende la soledad. 
 
Para finalizar, se añade un poema personal elaborado por el director de Estética 




La soledad no es estar confinado en una ermita, 
la soledad es saberse diferente, 
es estar entre las multitudes y no hallarse en ningún lugar. 
 
La soledad es infierno pero también purificación. 
Buda la buscó en la selva,  
Jesús en el desierto,  
Mahoma en una caverna,  
Krishna en el bosque  
y Zaratustra en una montaña. 
 
Sin embargo, ninguno de ellos fundó una religión, ni dejó nada escrito,  
porque la verdades no pertenecen a las representaciones sino a las esencias. 




No son comunicadas sino comprendidas. 
 
La religión es para los que carecen de luz, la soledad es para los ya la tienen. 
Para el eremita la soledumbre es el mayor arcano. 
La soledad es como una pequeña estrella durante el día,  







































Composición y desarrollo de la obra 
 
Estética de lo lúgubre emprende la creación de un vídeo experimental para 
expandir su nivel representativo y compositivo, de esa forma puede entrelazarse 
una historia que exprese aquello insólito y singular que reside en el sujeto. 
 
El vídeo titula “Lugubris 25”, el título se inspira en el origen etimológico de la 
palabra lúgubre (del latín lugubris) y en la edad en la que el director desarrolla el 
proyecto (25 años), pues aquel número condensa toda su existencia, que por sí 
misma considera lúgubre. La historia narra la extraña vida de un joven estudiante 
universitario llamado Juan, que a veces se siente confundido respecto a su vida y 
a las cosas que experimenta, su comportamiento es introvertido, huraño y 
saturnino. Suele vestir de manera formal con una camisa, pantalones y zapatos 
clásicos, su cabello es largo y marrón.  
 
En ocasiones tiene sueños y pesadillas que lo llevan a cuestionar su realidad, por 
ello siempre anda entre lugares apartados y lejanos, pues allí siente que está más 
cerca de sí mismo. Cuando Juan interactúa en la sociedad o en la universidad, por 
momentos ve que todo está al revés o que no hay nadie alrededor. La soledad se 
marca de forma evidente a lo largo de la narrativa, la única interacción relevante 
con otro sujeto ocurre cuando Juan logra divisar un ser oscuro y misterioso que 
constantemente le causa angustia y temor. 
 
A medida que se desarrolla la historia, los objetos y eventos que allí aparecen, 
empiezan a adquirir significado, asimismo se complejiza el comportamiento de 
Juan, que ve tambalear sus propios cimientos, llegando a la desesperación y a la 
hostilidad. Más adelante, después de haber ingresado a una caverna, Juan tiene 
una fuerte experiencia donde siente que logra despertar interiormente, después 
haber vivido como un ser somnoliento y adormecido. 
 
En algunos momentos, Juan observa un cuerno que brota de su frente, a él le 
parece extraño y comienza a observarse con mayor detenimiento, como si 
descubriera otra persona dentro de sí mismo. 
 
Finalmente Juan desaparece misteriosamente, no se muestra ni en su casa, ni en 
la universidad, en cambio se observa a un ser con una túnica negra en un 
escenario oscuro y desconocido, se trata de Juan, pero esta vez él ha cambiado y 
su expresión es inmutable y estoica. Su cuerpo se disuelve en el agua y todo 
termina de forma similar a como empieza: en un océano oscuro y primitivo. 
 
 






Durante la realización del vídeo experimental se recurre a la utilización de 
diferentes técnicas y elementos compositivos que operan como medios de 
intersección entre el propósito comunicativo-expresivo del mismo y los aspectos 
audiovisuales que serán tomados en cuenta durante los procesos de producción y 
posproducción.  
 
Estética de lo Lúgubre incursiona en la creación de una atmósfera adusta y 
fatídica que dirija la percepción del espectador hacia una experiencia calamitosa y 
funesta. Para ello se vale de escenarios desolados, decolorados y sombríos. 
También hace uso de humaredas, opacidades y filtros azulados.  
 
Durante el desarrollo de la producción se realizarán varias escenas sobre 
maquetas de distintos materiales que serán utilizadas como parte de los lugares 
en los que se desarrolla la obra. Ulteriormente se hará uso del efecto de “llave 
cromática” a través de un programa de edición audiovisual para ubicar al 
personaje en su respectivo sitio. 
 
 
Maqueta realizada con neolite, alambre, plastilina, entre otros. 
 




La perspectiva de la cámara se desarrolla especialmente en los planos medio y 
contrapicado, pero también incluye los planos picado, cenital y nadir. A veces con 
inclinaciones, giros y turbulencias que resalten el efecto dramático del momento. 
 
Entre los escenarios se incluyen corredores, parques, cementerios, senderos 
naturales, ríos, montañas y habitaciones, generalmente deshabitados y 
oscurecidos. Todo ello como una búsqueda individual que se desentraña a lo largo 
de la historia.  
 
 
Cementerio San Camilo ubicado en Pereira. 
 
En varias ocasiones el personaje experimentará intercambios entre los sueños y la 
vigilia, donde no será posible discernir si se halla dormido o despierto. Los 
cambios y vivencias que él mismo experimenta, serán de vital importancia durante 
todo el proceso, dado que el proyecto se enfoca en la introspección de los 
pensamientos del yo.  
 
Todo esto también se gesta a forma de autorretrato, por consiguiente, los lugares, 
las experiencias y el personaje mismo representan al director del proyecto: su 
forma de vestir, sus temores, sus hábitos y conductas. Es un reflejo de su mundo 
interno y personal. 
 
En la iluminación se busca generalmente la naturalidad de cada escenario. La luz 
artificial usada durante el rodaje provendrá de las lámparas que sean propias de 
cada lugar, sea una a habitación, un aula o un corredor. Algunos momentos del 




vídeo serán realizados durante el día, posteriormente se hará una edición en la 
luminiscencia y el contraste si se considera pertinente. 
 
El sonido provendrá naturalmente de la interacción entre el personaje y los 
elementos que lo rodean. No existirán diálogos ni conversaciones en los 
personajes, se valora el silencio en oposición al habla. El lenguaje utilizado se 
dará generalmente el corporal y el simbólico. A parte de eso, también se 
adicionarán sonidos realizados con guitarras eléctricas, quenas, teclados y 
programas de audio como Ableton Live 9 y Adobe Audition Cs6. Todo ello con la 
intencionalidad de generar un ambiente etéreo y misterioso, a veces de aflicción o 
de desconcierto. 
 
La edición visual se realizará por medio del programa Adobe Premiere Pro CC 
2015, recurriendo a distintos efectos visuales, entre los cuales se busca ajustar el 
color, producir disolvencias, controlar el brillo, difuminar la imagen, distorsionar y 
recortar elementos, ralentizar o invertir la reproducción, entre otros. 
 
 
Espacio de trabajo de Adobe Premiere Pro CC 2015. 
 
La soledad y el terror reaparecen a lo largo de la historia. En ocasiones algunas 
escenas permanecen estáticas, en busca de un espacio meditativo que por 
momentos solo deja ver el movimiento de la neblina o el salpicar de la lluvia que 
cae sobre el suelo. También escruta en la búsqueda de la tensión, así el personaje 
se ve acechado por extraños acontecimientos, a la expectativa de la aparición de 




alguna amenaza, principalmente cuando se desplaza por lugares cerrados, 
tenebrosos y desconocidos.  
 
La ironía y el contraste entre elementos opuestos emergen en varios momentos. 
En algunos instantes se puede pasar de la calma relativa al miedo cerval o al 
pandemónium. Por otra parte, lo que inicialmente ocasionaba rechazo y temor, 
posteriormente se transforma en algo agradable y emancipador.  
 
Continuamente se expresa un profundo deseo de indagación e incertidumbre, una 
búsqueda personal, producto de la vacuidad interna que altera al protagonista y lo 
lleva a inmiscuirse en lugares extraños y lejanos como cuevas y montañas que 
representen su heteróclita e insólita dimensión. 
 
 


















Estética de lo Lúgubre se acerca a lo enigmático, de manera que no busca 
establecer definiciones unívocas, pues las definiciones determinan un límite, tratan 
de describir lo esencial e inefable. Aquella cualidad inescrutable también afecta al 
arte, dado que los supuestos en la deducción de los objetos fluctúan de acuerdo al 
sujeto, pues cada uno es y piensa diferente. 
 
Respecto a lo anteriormente mencionado, en una entrevista para la agencia 
Gestalten, el artista austríaco Erwin Wurm dijo:  
 
No hay una regla que diga esto es arte o esto no es arte. Yo pienso que cada uno 
tiene que definirlo por sí mismo. Yo pienso que el arte es algo muy importante 
porque nos da la posibilidad de crear una realidad nueva o una realidad paralela. 
 
La frase de Wurm señala la relevancia del sujeto y su propio criterio dentro de la 
noción de arte y su cualidad metamórfica-expansiva, así como la importancia y la 
trascendencia que el mismo arte puede tener sobre la vida del hombre, generando 
realidades alternativas. 
 
Para Estética de lo Lúgubre el arte se muestra como un medio catalizador que 
hace la vida más significativa. El arte debe inquirir en una expansión 
desinteresada y desnuda, sin la necesidad de aprobaciones o determinismos, no 
debe esperar ni pedir nada a cambio, pues se trata de algo espontáneo que nace 
de lo más profundo del ser, similar a un beso, un abrazo, un lamento... 
 
En Los caminos de Heidegger, Gadamer (2002) explica: 
 
En oposición al habitual punto de partida en el carácter de cosa y de objeto de la 
obra de arte, ésta se caracteriza precisamente por el hecho de que no es objeto, 
sino que se sostiene en sí misma. Debido a su sostenerse-en-sí-misma no sólo 
pertenece a su mundo, sino que en ella el mundo está ahí. La obra de arte abre su 
propio mundo. Algo es objeto sólo cuando ya no cabe en la articulación de su 
mundo, porque el mundo al que pertenece se ha descompuesto. En este sentido, 
una obra de arte es objeto cuando es comercializada, pues entonces está privada 
de su mundo y lugar de pertenencia. (p.102) 
 
Estética de lo Lúgubre se presenta con un espíritu de insurrección, esa es su alma 
máter; vitupera los sistemas convencionales, aproximándose hacia el Fluxus y el 
movimiento Dadá tras la incertidumbre de una definición irrevocable, por lo que no 




busca ser reconocido como arte, cada individuo deberá darle su propia 
interpretación, pues ello representa de mejor forma la intencionalidad del proyecto. 
 
Aquella cualidad insondable e inaudita inherente en el arte, es mencionada en De 
lo espiritual en el arte, donde el artista ruso y precursor del arte abstracto Vasili 
Kandinski (1989) expresa: “El artista crea misteriosamente la verdadera obra de 
arte por vía mística.” (p.103). Lo esotérico e incierto coge más fuerza dentro de un 
mundo intrigante y sediento de respuestas. En De lo espiritual en el arte, 
Kandinski (1989) sostiene: 
 
Por otra parte, aumenta el número de descubrimientos que la ciencia 
tradicionalmente saludaba con la palabra charlatanería, o quizá sea que tengamos 
más a menudo noticia de ello. Incluso los medios de información, en gran parte 
lacayos que obedecen tan sólo al éxito entre la masa, y que comercian con lo que 
sea, se ven obligados en ocasiones a reducir o a evitar el tono irónico de sus 
informaciones sobre los milagros. Muchos científicos, entre ellos los materialistas 
puros, dedican sus esfuerzos al análisis científico de fenómenos enigmáticos que 
ya no pueden ocultarse (7). Finalmente, aumenta el número de personas que 
dudan de los métodos de la ciencia materialista aplicados a la no-materia, es 
decir, a la materia que no alcanzan nuestros sentidos. Y así como el arte recurre a 
los primitivos, ellos vuelven en busca de ayuda a tiempos y métodos casi 
olvidados. Estos permanecen vivos entre pueblos que nosotros solemos 
compadecer y despreciar desde la altura de nuestros conocimientos.  
Entre estos pueblos están, por ejemplo, los hindúes, quienes de vez en cuando 
presentan realidades misteriosas ante los sabios de nuestra cultura. Realidades 
que son generalmente ignoradas o rechazadas, como moscas molestas, con 
explicaciones excesivamente superficiales ( 8 ), La Sra. H. P. Blawatzky ha sido 
seguramente la primera que, tras largas estancias en la India, ha conseguido 
relacionar a esos salvajes con nuestra cultura. De ahí parte un importante 
movimiento espiritual que une hoy a un gran número de personas y que incluso ha 
concretado esta unión espiritual en la Sociedad Teosófica, constituida por logias 
que buscan una aproximación, por medio del conocimiento interior, a los 
problemas del espíritu. (Pp.26-27) 
 
Estética de lo Lúgubre siente una fuerte afinidad con lo místico y lo espiritual, que 
a su vez han sido elementos presentes en el nadaísmo desde sus orígenes, 
especialmente entorno a la figura del célebre escritor Fernando Gonzáles Ochoa, 
también conocido como El Brujo de Otraparte, quien fue el maestro de Gonzalo 
Arango y el padre del escritor y político Simón González Restrepo alias El Brujo 
Simón, que en 1975  organizó el Primer Congreso Mundial de Brujería en Bogotá. 
 




La simpatía por lo arcano y lo umbrío en las obras nadaístas busca adentrarse en 
un ambiente sibilino. Aquella inquietud gana terreno si se observa el siguiente 
análisis filosófico que Immanuel Kant propone en Crítica de la razón pura. Kant 
(1787) enuncia: 
 
[…] la experiencia no da jamás a sus juicios universalidad verdadera o estricta, 
sino sólo admitida y comparativa (por inducción), de tal modo que se debe 
propiamente decir: en lo que hasta ahora hemos percibido no se encuentra 
excepción alguna a esta o aquella regla.  
Así pues si un juicio es pensado con estricta universalidad, de suerte que no se 
permita como posible ninguna excepción, entonces no es derivado de la 
experiencia, sino absolutamente a priori. (p.17) 
 
Por otra parte, la producción videográfica recurre al uso de leguajes metafóricos y 
simbólicos que trasluzcan distintos conceptos e ideas que adquieren importancia 
durante el proceso de exploración e interpretación de lo lúgubre a modo de fuente 
de valores estéticos y espirituales. 
 
En el proyecto es valioso el uso de la roca por ser un material arcaico empleado 
en antiguas e intrincadas estructuras megalíticas como los dólmenes, henges y 
crómlechs. La inclusión de la roca como material de construcción utilizado en la 
antigüedad deja ver una relación con lo mítico, que encuentra su lugar en algunos 
momentos del rodaje, dada su vinculación con el mundo sideral, lo primitivo y lo 
cósmico. 
 
En algunas escenas saldrá un huevo negro que eclosiona en una explosión de luz. 
El huevo negro aparece como sinónimo de lo primigenio e incognoscible, asociado 
con el caos presente en varias cosmogonías, fuente inicial e insondable que 
contiene dentro de sí un secreto silencioso. 
 
El simbolismo geométrico también se halla presente. El triángulo por ejemplo, el 
ser la primera y más simple forma poligonal, encierra en sí mismo una connotación 
demiúrgica-creadora. En cambio el círculo, simboliza lo infinito, sin principio ni fin, 
un eterno ciclo inescrutable.  
 
En transcurso del vídeo se advierte un triángulo isósceles de “color negro” con 
varias líneas blancas en su superficie y cuyo vértice apunta hacia arriba. El negro 
supone lo desconocido y lo abstruso, pero asimismo la sabiduría y el dominio, al 
ser frecuentemente empleado por jueces, graduados universitarios, líderes 
espirituales, personas de autoridad y maestros en artes marciales. 
 




La imagen contigua ilustra el triángulo que se menciona en el párrafo anterior. Su 
posición es equilibrada, asentado sobre su base, su vértice más agudo se yergue 
hacia el cielo con imponencia y elevación; dos líneas blancas lo atraviesan, una 
recta y la otra ondulada, la recta separa el triángulo en dos partes iguales, la 
ondulada en cambio, une ambas partes del mismo de forma similar al símbolo 
oriental conocido como taijitu.  
 
 
“Triángulo gnóstico”, (del griego gnosis: conocimiento) representa una 
aproximación del protagonista hacia un nuevo entendimiento.  
 
La línea ondulada sobre el triángulo tiene forma de “S”, semejante a una serpiente, 
cuya imagen se evidencia recurrentemente en las antiguas civilizaciones, 
poseyendo asociaciones con el conocimiento y la sabiduría, trátese de la serpiente 
del Edén, el kundalini del hinduismo, los dragones serpentiformes del Lejano 
Oriente, el uróboros de los alquimistas o el dios mesoamericano Quetzalcóatl: 
hibridación entre serpiente y ave,  tierra y cielo, materia y espíritu. La serpiente se 
halla igualmente en el marco del budismo, cuando Muchilinda (rey de los nagas) 
protege a Buda de la lluvia, con su caperuza, después de haber alcanzado la 
iluminación. 
 




Conforme a la figura del triángulo, en De lo espiritual en el arte, Kandinski (1989) 
anuncia: 
 
Representada de manera esquemática, la vida espiritual sería un triángulo agudo 
dividido en partes desiguales, la menor y más aguda señalando hacia lo alto. Al ir 
descendiendo, cada parte se hace más ancha, grande y voluminosa.  
El triángulo tiene un movimiento lento, escasamente visible, hacia delante y hacia 
arriba: donde hoy se encuentra el vértice más alto, se hallará mañana ( 3 ) la 
siguiente sección. Es decir, lo que hoy es comprensible para el vértice de arriba y 
resulta una tontería incomprensible para el resto del triángulo, mañana será 
razonable y con sentido para otra parte adicional de éste.  
En la punta del vértice más elevado a veces se encuentra un único hombre. Su 
contemplación gozosa es semejante a su inconmensurable tristeza interior. Los 
que se hallan más cerca de él no le entienden e indignados le llaman farsante o 
loco. Así vivió Beethoven, insultado y solo en la cumbre (4). ¿Cuántos años fueron 
necesarios para que una parte más grande del triángulo llegara al lugar en que él 
estuvo solo? Y a pesar del sinnúmero de monumentos ¿han llegado realmente 
tantos hasta esa cumbre? (5)  
En todas las partes del triángulo se hallan artistas. Todo el que ve más allá de los 
límites de su sección es un profeta para su alrededor y colabora al movimiento del 
lento carro. Si, al contrario, no tiene esa aguda visión o la emplea para fines más 
bajos o renuncia a ella, sus compañeros de sección lo apoyarán y lo alabarán. 
Cuanto más amplia sea la sección y más bajo su nivel, tanto menor será la masa 
que entienda el discurso del artista. (Pp.15-16) 
 
Aunque el “Triángulo gnóstico” del proyecto no corresponde exactamente al que 
describe Kandinsky, se considera pertinente la descripción del pintor ruso sobre el 
triángulo como alusión del conocimiento y del espíritu lúgubre-solitario del artista. 
Aquel espíritu de soledumbre también era reconocido en el nadaísmo de forma 
inmanente en el artista, con el cual debía compulsar constantemente para 
trascenderse.  
 
Por otro lado, el proceso de creación tiene en cuenta la desnudez del cuerpo y la 
oscuridad como medio expresivo. La desnudez sugiere una conexión profunda con 
el yo, una liberación de los preceptos y mingonerías de la sociedad. El estar 
desnudo se toma a modo de acto subversivo que también pretende eximir y 
revelar. En esos momentos, el protagonista experimenta una insólita sensación 
que lo conduce hacia la comprensión de un exótico discernimiento que 
anteriormente no lograba divisar. 
 




Durante la producción se incluyen escenas de la urbe y la ciudad, caracterizadas 
por el ruido, el desorden y lo frenético. La metrópolis se establece a manera de 
distopía que aleja al hombre de la naturaleza y lo subyuga en un espacio 
confinado, caótico y contaminado, lo cual influye negativamente en el ánimo del 
protagonista. Contrastando con ello, afloran los ríos, los bosques y las montañas;  
en aquellos lugares el joven protagonista busca apartarse de la barahúnda 




Escenario solitario creado con una maqueta y efectos visuales. 
 
La soledad se evidencia constantemente a lo largo de la obra, la interacción con 
otros personajes es bastante escasa pero determinante el desenlace de la misma. 
La ausencia de personas en el ambiente cotidiano del protagonista, ya sea en su 
universidad o en su casa, asevera una  escisión y disensión intrínseca con los 
otros. La soledad se enuncia además, desde un estado íntimo y anímico, más que 
una condición de aislamiento físico-corporal. 
 
En algunos momentos el joven estudiante se observa frente a un espejo y analiza 
su rostro con extrañeza, como si se tratase de otra persona. El espejo le facilita 
estudiarse a sí mismo, pero también lo confunde, dado que no logra explicarse o 
definirse con veracidad, solo puede ver una apariencia. Aun así llega a intuir 
algunas variaciones de su propio yo, pero siempre con un enigma oculto que 
reside en su interior. 
 




En el vídeo se observa un personaje alternativo y misterioso, su cuerpo está 
completamente cubierto con una túnica negra y a veces aparece frente al 
protagonista causándole temor y frustración. Esta espectral entidad foránea-
alienígena representa el aspecto lunático, desequilibrado y destructivo del 
personaje principal, el cual siempre busca escapar. Pero es a través de la 
confrontación con sus propios temores cuando finalmente logra un estado de 





Existen otros elementos que son importantes en el transcurso de la narrativa 
visual. Entre los cuales, la presencia de un cuerno negro que en varias escenas 
sobresale de la frente del protagonista, también se muestra un portarretratos con 
una línea azul (horizontal) que lo atraviesa de lado a lado. El cuerno en la frente 
propone una unión entre el hombre y la naturaleza; por otra parte, la línea azul 
yacente se asocia con el horizonte, la  estabilidad y la pasividad. En Punto y línea 
sobre el plano, Vasili Kandinski (1983) asiente: 
 
La forma más simple de recta es la horizontal. En la percepción humana 
corresponde a la línea o al plano sobre el cual el hombre se yergue o se desplaza. 
La horizontal es entonces la base protectora, fría, susceptible de ser continuada 
en distintas direcciones en el plano. (p.59) 
 




Ulteriormente en De lo espiritual en el arte, Kandinski (1989) declara: 
 
El segundo movimiento del amarillo y el azul, dentro de la primera gran antinomia, 
es excéntrico o concéntrico. Si describimos dos círculos y rellenamos uno de 
amarillo y otro de azul, podremos percibir que el amarillo irradia fuerza, adquiere 
un movimiento desde su centro que lo aproxima casi perceptiblemente al 
espectador. El azul, por el contario, desarrolla un movimiento concéntrico (como 
un caracol que se introduce en una concha) que lo aleja del espectador. El primer 
círculo incide sobre la vista, el segundo la absorbe. (p.65) 
 
Por lo anteriormente mencionado, el vínculo de la línea (recta-horizontal) azulada 
con la profundidad, la concavidad y la receptividad lo relaciona asimismo con lo 
pasivo-femenino, lo uterino y lo vaginal. La misma concordancia se observa en 
varios cultos de la India y otras partes de Asia con la imagen del Ioni, que consiste 
en una pieza de barro o de piedra con un orificio en el centro, símbolo de la mujer 
y del agua, semejante a una matriz o receptáculo de la vida. 
 
    
Imágenes extraídas de: www.foongpc.com y https://es.wikipedia.org/wiki/Lingam 
 
En la imagen izquierda puede verse un Ioni (vulva) al lado de un Lingam 
(estructura fálica). En la imagen derecha se muestra el Lingam y el Ioni unidos, 
representando la armonía entre lo masculino y lo femenino. Por consiguiente, si lo 
horizontal y lo cóncavo es pasivo-femenino, lo vertical y convexo ha de ser activo-
masculino. La conjunción entre ambos polos tiene pues, una significación creadora 
de vida y coital. La misma cohesión entre dos principios opuestos y 
complementarios aparece en uno de los símbolos más antiguos: la cruz, que ha 
sido frecuentemente registrada en diversas culturas como: la sumeria, egipcia, 
griega, india, hebrea, china, celta, escandinava,  azteca, entre otras.  
 




Hacia el final del vídeo se muestra una flor de loto hecha de cristal, que sale a la 
superficie de entre el pantano. El loto expresa la resiliencia, la capacidad de 
ascender frente a las dificultades y la adversidad, su composición transparente y 
cristalina denota una cualidad diáfana y esclarecida a través de la cual puede 
verse con facilidad, revelando todo sin oclusiones. Es el estado de éxtasis y 








































¿Por qué el vídeo? 
 
La realización de un vídeo tiene su lugar tras un proceso de aprehensión y 
comparación de variadas producciones audiovisuales y cinematográficas que 
fueron influyentes en la selección de algunos de los contenidos estéticos de la 
obra. También se manifiesta tras el desarrollo y la elaboración de anteriores 
trabajos personales y universitarios vinculados con el vídeo, que además 
estuvieron marcados por una tendencia hacia lo lóbrego y lo macabro. Todo lo 
cual ayudó a alimentar y a fomentar interiormente un gusto por la producción 
videográfica y por la estética de lo lúgubre. 
 
El vídeo contiene dentro de su estructura y funcionalidad elementos propios y 
autóctonos que lo diferencian de la pintura, la escultura, el grabado y otros medios 
de expresión. Estética de lo Lúgubre busca la exteriorización de sus contenidos a 
través del vídeo, dada su capacidad dinámica de transformase continuamente a 
través de la secuencia de fotogramas; no se congela en imágenes estáticas, sino 
que le da vida a las mismas, permite concebir una historia que se desembrolla 
lentamente para generar múltiples expectativas y posibilidades. Busca tensionar al 
espectador y da la posibilidad de interrelacionar sucesiones pictóricas con 
múltiples sonidos que ayuden a complementar el propósito para el cual que fueron 
creadas.  
 
El vídeo permite evidenciar la locomotividad de las acciones, es una 
transfiguración constante de escenarios y situaciones que pueden pasar 
rápidamente de lo pacífico de lo vertiginoso, de lo frío a lo cálido. Logra contener y 
proyectar gran cantidad de imágenes e información visual que funcionan como 
una extensión en la fluctuación de las emociones y el pensamiento. 
 
La reproducción del vídeo nos acerca a la experiencia de la vida humana, la cual 
es activa y permanece en constante movimiento. El vídeo logra captar la 
interacción real e inmediata entre el sujeto y los elementos, cual ventana que deja 
ver el pasado, un medio que posibilita la exploración de múltiples técnicas y 
procedimientos experimentales, en el cual se realizan ajustes e intervenciones con 
efectos audiovisuales en distintos programas de edición computacional. El vídeo, 
en consecuencia, recorre la vía que más se ajusta a las necesidades expresivas 
del proyecto y la forma que considera pertinente para la exposición de sus 
proclamaciones.  
 
La producción videográfica influye de manera sustancial en la exploración estética 
por su versatilidad y multiplicidad, funciona a modo de lenguaje audiovisual, como 
proyección del pensamiento. 




¿Por qué lo experimental? 
 
La consideración por lo experimental  tiene su apoyo en la experiencia, invita a la 
vivencia y al ensayo, opera por medio de la indagación y se aviva con la 
creatividad. La necesidad de experimentar es estimable, porque de esa forma se 
tiene un panorama más amplio, se vive en constante descubrimiento y se puede 
comprobar por sí mismo múltiples transformaciones a nivel personal y estético. 
 
El proyecto indaga en lo experimental, pues maneja una perspectiva exótica, 
misteriosa y poco ortodoxa. Su intencionalidad busca acercar al observador hacia 
una vivencia inusitada y fuera de lo habitual. Lo experimental ofrece libertad y 
emancipación para ahondarse en las expectativas y deseos personales sin estar 
ligado a formulismos o convencionalismos ajenos. Ello permite darle una mayor 
autenticidad a la obra, un aura propia que sea íntima y personal. 
 
Estética de lo Lúgubre habla sobre la necesidad de explorar la propia 
individualidad, apartándose de preceptos alienantes y de cánones restrictivos. Por 
ende valora el progreso de lo experimental, a través del cual, el individuo puede 
analizar y tantear múltiples elementos, efectos, y formas de representación. 
 
 
Maqueta en proceso de creación, elaborada de forma experimental con icopor, 
disolventes y pintura. 




Lo experimental también se muestra como insurrección y revolución, donde el 
sujeto se elige por encima de lo preestablecido y le atribuye mayor primacía a sus 
propias ideas y convicciones. 
 
Ello permite que haya una constante trasformación y evolución en cuanto a los 
medios y a las formas de hacer las cosas. Lo experimental es lo que le ha 
permitido a la humanidad trascender a través del tiempo y mejorar sus propias 
creaciones. Es una puerta que siempre deja espacio para la posibilidad y la 
imaginación. 
 
Estética de lo Lúgubre experimenta en la creación de distintas imágenes y 
sonidos, usa materiales poco convencionales y también analiza distintas 
reacciones entre sustancias que ayuden a enriquecer los métodos creativos y 
compositivos de la obra. De igual forma busca y explora técnicas novedosas e 
inusuales que han sido utilizadas en anteriores producciones cinematográficas 
para poder aprender de las mismas y desarrollar las propias. 
 
En lo experimental se investigan nuevas probabilidades y son resignificadas, en 
donde una acción o un objeto cotidiano es despojado de sus viejas connotaciones 


























¿Por qué la soledad como medio de producción? 
 
La soledad florece desde una serie de experiencias personales a la largo de la 
vida del autor. Desde la infancia viajó constantemente por distintos departamentos 
de Colombia, dada la  precaria situación económica de su familia. Debido a ello, él 
ha tenido que adaptarse a las amistades pasajeras, dejando atrás a seres 
queridos y siempre viéndose forzado a entablar nuevas relaciones. Muchas veces 
la condición de ser una persona diferente en un nuevo contexto social lo ha 
llevado a elegir el aislamiento a manera mecanismo de defensa para evitar la 
segregación por ser un niño nuevo que nadie conoce.  
 
Desde pequeño fue presionado y obligado a actuar de acuerdo a las figuras de 
autoridad, como padres y otras personas, llegando a veces al maltrato físico y 
psicológico. Debido a su naturaleza tímida e insegura ha sido objeto de burlas y 
chanzas por parte de sus compañeros del colegio, por su sobrepeso y por ser un 
niño nerd. Todo ello lo condicionó en un mundo solitario y a veces depresivo. 
 
 
Fotografía del director cuando era un niño, al lado de su maestra de colegio. 




Dado que el proyecto se enfoca en la experiencia íntima del sujeto, la soledad y 
las vivencias que lo llevaron hacia ella son la pilastra donde se asienta la obra. La 
soledad creció en él a modo de repulsa contra los demás, una oportunidad de 
defender su mundo sin tener que soportar las críticas de las personas.  
 
En la secundaria conoció diferentes sustancias como la marihuana,  
antidepresivos, pegantes, LSD, entre otros; todo ello como una forma de “evadir” 
la realidad y aislarse dentro de sí mismo. 
 
Sus escasas relaciones sociales lo condujeron a varias decepciones personales, a 
partir de las cuales dejó de creer en la sinceridad y en la lealtad de los demás. 
Para él, cada individuo busca de una u otra forma su propia satisfacción. Le 
cuesta cree en alguien que dentro de sí mismo no sea orgulloso y egoísta, pues él 
también se considera un ser egocéntrico e infiel. Es por eso que valora a los 
individuos que reconocen su propia trivialidad, porque al menos no se pretenden 
“modelos de perfección”, pues ser humanos es también estar expuestos al error y 
a la infamia. Por consiguiente, su trabajo parte desde la soledad, la soledad de ser 
un lacayo más entre los seres del mundo. Piensa que la soledumbre es el lugar 
donde cada hombre puede ser él mismo sin los juicios o los miramientos del 




























Estética de lo Lúgubre se ve influenciada por varios acontecimientos, lugares y 
obras. Muestra simpatía por la oscuridad, la soledumbre y la tragedia. Inspirada 
por lugares álgidos y desolados, la fantasía oscura, lo místico, la melancolía y la 
animadversión. 
 
Uno de los primeros referentes de los lugares que inspiran la obra, son los 
páramos, donde la experimentación severa con el frío tuvo un efecto profundo en 
la propia intelección de lo lúgubre. 
 
 
Fotografía del Parque Nacional Natural de los Nevados. 
 
La asociación personal del autor con estados alterados de conciencia a través de 
la mantralización y la introspección, ha llevado su percepción a la apreciación de 
experiencias psicodélicas lumínicas, auditivas y existenciales. Estos 
acontecimientos, junto al estudio de temáticas relacionados con el ocultismo y el 
esoterismo marcan una tendencia misteriosa y enigmática en la formación de la 
obra. 
 




Así mismo, son importantes algunos sitios del municipio de Santa Rosa de Cabal 
que aparecen en el vídeo, los cuales han sido significativos en la experiencia 
personal, en donde se vivieron decepciones, frustraciones, reflexiones, hierofanías 
y meditaciones. Entre los que se incluyen parques, ríos, cuevas y bosques. 
 
 
Santuario de la Medalla Milagrosa, con el segundo vitral más grande de 
Suramérica, ubicado al frente del Parque los Fundadores en Santa Rosa de Cabal. 
 
El Santuario de la Medalla Milagrosa tuvo una fuerte impresión en la infancia del 
director, para él fue una experiencia aterrorizante pero a la vez fascinante, pues la 
altura del techo lo estremecía.  
 
Al frente del Santuario de la Medalla Milagrosa se encuentra el Parque los 
Fundadores, un lugar tranquilo donde ocasionalmente se comparten tertulias 
grupales que involucran música, cine, poesía, teatro y fogata. Allí, el director ha 
vivenciado experiencias agradables pero también momentos decepcionantes que 
lo marcaron de forma significativa.  
 
El proyecto no se define como nadaísta, pero reconoce la importancia de este 
movimiento vanguardista (el nadaísmo), especialmente en la obras de Gonzalo 
Arango Arias como subversión espiritual. 




Algunos lugares de la Universidad Tecnológica de Pereira también son tomados 
en cuenta, pues allí ocurrieron hechos importantes en cuanto a lo individual.  
 
 
Universidad Tecnológica de Pereira, bloque H. 
 
Estética de lo Lúgubre también está influenciada por la película de suspenso y 
terror Psicosis (1960) de Alfred Hitchcock, La caída de la casa Usher (1960) de 
Roger Corman, La Profecía (1976) de Richard Donner, Entrevista con el Vampiro 
(1994) de Neil Jordan y la película de terror psicológico El Proyecto de la Bruja de 
Blair (1999) de Daniel Myrick y Eduardo Sánchez, convirtiéndose en la película 
más exitosa de todos los tiempos según la relación inversión/taquilla. También 
considera importante el filme La Montaña Sagrada (1973) dirigida por Alejandro 
Jodorowsky. 
 
El proyecto tiene simpatía por la subcultura gótica y le atraen elementos de las 
obras literarias de Howard Phillips Lovecraft, Edgar Allan Poe, Charles Baudelaire, 















Lo lúgubre puede despertar fuertes impresiones en el sujeto, que van del horror al 
placer; puede también, ser una fuente de fascinación y de apreciación estética.  
 
Lo lúgubre puede transfigurar su aspecto infame y denigrante por uno excelso y 
sublime 
 
Si en el espacio solo existiera la luz, esa misma luz cegaría la vista, fundiría todo 
en una página blanca, sin posibilidad de contraste. Lo cual conllevaría a la 
ceguera, a la oclusión y al desconocimiento. Por lo tanto, la oscuridad también 
permite que las cosas sean reveladas, proporciona conocimiento, pues posibilita 
en compañía de la luz, discernir una cosa de la otra. 
 
La afinidad por lo lúgubre puede extenderse como una insurgencia y subversión 
contra lo cotidianamente aceptado. 
 
El hombre al ser localizado y no absoluto, presiente una separación entre él y el 
universo, se confunde al respecto y busca una conexión, un retorno a un estado 
menos trivial y más trascendental. 
 
La introducción de lo lúgubre y sus diferentes acepciones en las obras nadaístas, 
ha sido una temática recurrente y cardinal en la elaboración de las mismas. 
Exterioriza diferentes discernimientos y perspectivas connaturales sobre lo 
lóbrego, lo trágico, lo saturnino y lo caliginoso. 
 
Estética de lo Lúgubre se aproxima hacia una posición heterodoxa, escéptica e 
insurgente. Deja espacio para la controversia, pues busca desacreditar los 
dogmas y las obturaciones socioculturales. 
 
La perspectiva ingénita e intransmisible de cada individuo permanece eclipsada a 
la vista de los demás, dado que ninguna persona puede sentir por otra. Lo cual 
supedita a cada uno en una soledumbre de incomprensión. 
 
Estética de lo Lúgubre escruta dentro de las experiencias oníricas, halla en los 
sueños un constructo psicológico-artístico que ha sido fuente de intriga y 
fascinación como sublimación de la experiencia, de las emociones y de la vida 
anímica. 
 




Estética de lo Lúgubre  emerge desde una ataraxia liberadora y una distensión 
catalizadora que permite resignificar la “normalidad” y transmutar la perspectiva de 
lo que se considera simple y común, para ver más allá de lo evidente. 
 
Estética de lo Lúgubre apela a lo enigmático, se aleja de los absolutismos y de lo 
autoritativo. No se da a conocer como verdad sino como posibilidad, le atrae más 
el mundo como paradoja y como misterio. 
 
La incertidumbre siempre deja un espacio para algo más, aun cuando ello 
suponga darle cabida a la contradicción, pues lo humano se asemeja más a lo 
fluctuante, lo volátil y lo temporal, en cambio se halla más distante lo perpetuo, lo 
sempiterno y lo divino. 
 
Para Estética de lo Lúgubre, la soledad emerge como producto de la 
independencia y la individualidad, una aceptación de saberse diferente de los 
demás. 
 
El arte es un elemento capaz de invertir las memorias cotidianas, que permite 
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